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¡Quién nos hubiera augurado que esta celebración del libro que queríamos organizar en torno a la música por ser el año Beethoven, iba
a ser tan diferente  y a relegar  en cierto modo al compositor motivo de la celebración sobrepasado  por otros acontencimientos tan
funestos!
Pero aún así, prevalece el motivo, como se ha demostrado en estos días: la música que nos eleva, nos salva y si como en este caso, nos
es traída por la lectura, ¡cuánto más!
Gracias a todas vuestras aportaciones que nos regalan oportunidades de asomarnos a obras con las que disfrutar, desconectar,
aprender y crecer. Os deseamos una feliz lectura.
PS
Ofrecemos ahora nuestra publicación en formato digital, pero en cuanto volvamos a la presencialidad, la imprimiremos , para mantener nuestra colección y hacérosla llegar en mano
Mural dedicado a Beethoven en un edificio de Bonn (Alemania) con motivo de los 250 años de su nacimiento. LEON KUEGELER reuters
Ángeles Ferrer Gutiérrez. Directora del Servicio de Biblioteca, Archivos y Documentación de la UEx
“Loops, una historia de la música electrónica es
una obra pionera, por ser el primer estudio que
pone sobre la mesa todos los fenómenos
relacionados con asociados a la música
electrónica. Loops arranca en 1910 y llega hasta
febrero de 2002, tratando coni déntica pasión
las expresiones electrónicas más difíciles y las
relacionadas con el fenómeno de la música de
baile; además traza conexiones con el universo
del pop, el rock, el cine y la literatura”.
A pesar de lo que se piensa la música electrónica
no es un sólo género música, si no que
comprende varios que van desde la música
electrónica experimental a hasta los géneros de la
música electrónica bailable. 
Me siento obligada a realizar esta recomendación
porque el universo de la música es enorme y
exquisito, desde los clásicos como Beethoven o













“Mi música es el modo de dar gracias a
Dios”.
Debo confesar que no soy fan de los kilométricos solos de Coltrane,
esos infatigables ejercicios de improvisación de casi una hora que en sus
últimos años acostumbraba, aunque reconozco su honestidad.  Y también
creo que Coltrane debería ser el “Patrón del Jazz”.
Coltrane es admirado hoy como el líder indiscutible que llegó a ser,
revolucionario del jazz de humanidad desbordante.  Y también debería
ser reconocido como uno de los pocos que afirmó fuera de toda duda su
objetivo último, un objetivo trascendental:  Ser un santo; Y en ese
camino hacia la santidad hacer feliz a los demás.  Creo que consiguió sin
duda esto último, y quién sabe si lo primero, que habrá que mantener en
cuarentena hasta que se le reconozca
el primer milagro. El libro de hoy recopila lo que  Coltrane contó a todo
aquel que quiso escucharle, sobre su música, su visión del jazz, de la
vida, del mundo… Y es por tanto una ocasión magnífica para conocer a
este peculiar músico, y su visión del papel de la música en su vida.
En una de tales entrevistas, que realizó para Michel Delorme el 27 de
Julio de 1965, durante el Antibes Jazz Festival, recogida entra las muchas
que incluye esta obra, reconocía: “Mi música es el modo de dar gracias a
Dios”.  ¿Puede haber mayor compromiso por el Jazz, que el expresado
por un creyente como Coltrane?
Quién sabe si algún día alcance los altares y tengamos así nuestro







“Se inclinó  hacia delante, puso en el zumbarte fonógrafo un
disco que se llamaba Los reyes del mambo tocan canciones de
amor y oyó pasos fuera, en el corredor, y las voces de un
hombre y de una mujer. El hombre decía: “ya hemos llegado




Dos jóvenes músicos procedentes de Cuba llegan a Nueva York con sus
instrumentos bajo el brazo. Instalados en casa de un familiar, los hermanos
Castillo trabajan duranteel día y dedican sus noches a la música. Pronto se
convierten en las estrella de las salas de baile, en las que su orquesta toca
boleros, mambos, rumbas y chachachás, la música sensual y brillante que los 
convertirá súbitamente en LosReyes del Mambo-.
La novela fue ganadora del Premio Pulitzer en 1989: una fascinante y rica obra
sobre la pasión y la muerte, la memoria y el deseo, y que compone una
inolvidable canción de amor a la vida misma. Fue elegido libro del año por
elporel New York Times, convirtiéndose en el primer Hispanoamericano en
obtenerlo.
La novela fue adaptada al cine en 1991 en la cinta Los reyes del mambo, y
posteriormente en un musical el año 2005.
De acuerdo al estudioso Rodrigo Arenas, "su motivo principal es la
inmigración y el proceso de inserción de los latinos en la vida cultural y
económica de la urbe neoyorquina". Vicente Francisco Torres dice que es, "un
rasgo notorio del libro es la nostalgia por Cuba”.
Vino, mujeres y una canción dan vida a las páginas de Los reyes del mambo...
Hijuelos atrapa los ritmos y sabores de la calle, los clubes nocturnos y la vida
familiar de los latinos... Es una descripción del auge y decadencia de los
músicos cubanos emigrados a New York. 








"La  idea  de  la  música  como  capital  estético,  música  que  puede  dejarse
reposar,  como  el  buen  vino,  para  disfrutarse  en  el  futuro,  es  esencia,  por  tanto,
al  mito  de  Beethoven  y  al  modo  de  pensar  en  la  música  que  encarna.
Beethoven  fue  uno  de  los  primeros  compositores  de  quién  específicamente
que  pensó  en  el  papel  que  su  música  podría  continuar  desempeñando  tras  su
propia  muerte ;  hacia  el  final  de  su  vida  intentó  sin  éxito  interesar  a  un  serie  de
editores  en  la  idea  de  una  edición  completa  y  autorizada  de  sus  obras  que
rectificaría  los  errores  de  las  ediciones  existentes  y  representaría  sus
ediciones  definitivas.  Fue  también  uno  de  los  primeros  compositores  en
utilizar  el  sobrenombre  "obra" de  un  modo  selectivo  adjudicando  a  sus
grandes  composiciones  números  de  "opus" ( la  Novena  Sinfonía,  por  ejemplo,
es  la  Op  125) ,  al  tiempo  que  prescindía  de  ellos  en  sus  creaciones  más
efímeras.  Pero  fue  en  los  años  posteriores  a  la  muerte  de  Beethoven  cuando  
 surgió  una  nueva  y  poderosa  metáfora  que  puede  verse  como  un  elemento
que  apuntala  la  idea  de  música  como  capital  estético.  Se  trata  de  la  metáfora
del  museo  musical.  Es  evidente  que  "museo  musical" no  fue  un  término
utilizado  habitualmente   por  los  músicos  y  críticos  decimonónicos,  aunque  en
1835  el  compositor  y  virtuoso  del  piano  Franz  Liszt  pidió  que  se  creara
justamente  una  institución  de  este  tipo"
Virginia Bueno García
Facultad de Medicina
En este extracto del libro citado el autor, resume inmejorablemente
algunos aspectos de la obra de Beethoven, dedicadas especialmente a
su obra pero dedicada a la posterioridad, es decir, para cuando él se
muera. En este sentido, al final de sus años intentó sin éxito, la edición
definitiva y completa de sus obras, así como otro detalle en este
sentido fue el de pensar en la posterioridad al utilizar el sobrenombre
en sus obras, o bien la creación de la metáfora llamada "museo
musical" como material estético que se solicitó por algunos más tarde




“El verdadero talento no necesita público. Tú y yo,
Irene, usaremos la música y la belleza para ganarnos
la vida, o para ser
queridos. Si tu Tomi es como dices que es, solo debe
usar la música y la
belleza para una cosa: para descubrir con ellas más
belleza, para engrandecer
ese bien tan grande y tan despreciado: la vida. Como
hizo Mozart”..
Me resultó un l ibro muy interesante, ya que no sabía de
la existencia del síndrome de Wil l iams, y además Irene
evoluciona muchísimo a lo largo del l ibro, queda m uy
bien reflejado cómo al ir conociendo a Tomi empieza a
valorar la cosas y a tomar sus propias decisiones.
Además es un claro ejemplo de no juzgar a alguien por
las apariencias, porque tenía una imagen de Tomi que
al conocerle cambia
completamente, incluso se enamora de él ,  y pasa de ser
un simple caso raro a por una persona con sentimientos






























































Elegí Ordesa un poco por descarte, ojeando los libros del rincón de lectura de la
biblioteca y porque me sonaba haber leído algo positivo de la obra en una crítica del
periódico, pero sin estar segura del todo y desde luego sin tener ni idea – perdón por
la ignorancia- del autor ni del libro: casualidad afortunada. 
Ordesa está repleta de imágenes inquietantes, de reflexiones hermosas y conexiones
sorprendentes, algo paranoicas, pero siempre bellas. Es casi un poema en prosa.  A
veces pierde un poco de hondura, pero cada página puede estar guardando frases que
sumergen.
El autor habla de su familia, a cuyos miembros otorga nombres de músicos porque
componen partituras peculiares cada uno de ellos: Brahms y Vivaldi (Bra y Valdi),
Wagner su madre, Juan Sebastián su padre, Monteverdi…  También ahonda en sus
relaciones como hijo, padre, su pasado, su presente…Casi todo el mundo está presente
en los pensamientos que Vilas va vertiendo con aparente desorden.  














































Herminio amaba a mi tía Reme. La tenía en un pedestal. Estaban enamorados,
y lo estuvieron siempre. No me di cuenta de ese milagro. No me doy cuenta de
las cosas maravillosas que vi en mi familia. Debería haberme fijado en ese
amor. Herminio adoraba a su mujer. 
Luego nació mi prima. De modo que eran cuatro, un marido y una mujer y una
hija y un cuñado, viviendo décadas juntos. Un misterio. Porque había belleza
en esa reunión imprevista de cuatro seres humanos. Si lo pienso ahora, no
puedo entenderlo. No me cabe en la cabeza que dos hombres vivieran
cincuenta años juntos teniendo como parentesco un motivo civil. ¿Quién sería
Herminio en la historia de la música? Pergolesi tal vez, qué menos que el autor
de Stabat Mater”.





Próximamente  en  la
Biblioteca
“From the celestial music to the hearer, from the
Muses to Apollo the leader of the Dance, from the six
planets revolving and
making consonances to the Sun at the Centre of all the
circuits, immovable in
place but rotating into itself. [Desde
la música celestial hasta el oyente, desde las Musas
hasta Apolo, el líder de
la Danza, desde los seis planetas que giran y hacen
consonancias al Sol en el
centro de todos los giros, inmóvil en su lugar pero
girando sobre sí mismo”.
Galileo es el personaje que cualquiera relaciona con
la revolución científica del inicio del siglo XVII.
Sin embargo, hubo otros científicos de gran
importancia en esa época. Uno de ellos fue Johannes
Kepler, que fue el descubridor de las leyes del
movimiento planetario. Kepler publicó en 1619 la obra
“Harmonices mundi” (La armonía de los mundos) que
contiene la primera formulación de la tercera ley del
movimiento planetario. La música fue fundamental
para Kepler,ya que él intentó explicar los movimientos
de los planetas usando un modelo geométrico con
diferentes poliedros que se basaba en las escalas
musicales.
Leer a los clásicos de la Ciencia es fundamental.
José Manuel Vaquero
Departamento de Física
Centro Universitario de Mérida




























































A Borges no le gustaban los tangos, pero adoraba las milongas, a
las que consideraba la verdadera música popular de Argentina. A
los caros instrumentos musicales del tango (piano, violín,
bandoneón más tarde) opuso siempre la sencillez de la guitarra,
el instrumento más popular de todos.
 Dice en el prólogo de este libro:
“En el modesto caso de mis milongas, el lector debe suplir la música
ausente por la imagen de un hombre que canturrea, en el umbral de un
zaguán o en un almacén, acompañándose con la guitarra. La mano se
demora en las cuerdas y las palabras cuentan menos que los acordes.
He querido eludir la sensiblería del inconsolable tango-canción y el
manejo sistemático del lunfardo, que infunde un aire artificioso a las
sencillas coplas.”
 Pero el tiempo, que no ceja, todas las cosas mancilla-se acabaron
los valientes y no han dejado semilla. Los temas, como en otros
libros suyos cuyo protagonista es Buenos Aires, son los “tauras”, los
valientes de los tiempos pasados, las peleas a cuchillo, los barrios
porteños y los personajes que los habitan, los amores contrariados y
aun trágicos: Se cuenta que una mujer fue y lo entregó a la partida;
a todos, tarde o temprano, nos va entregando la vida. También
alguna reflexión sobre el tiempo y sobre la condición de los
hombres; en la pieza titulada “¿Dónde se habrán ido?” (que trae
recuerdos de Manrique y de Villon), después de lamentar que ya no
haya valientes, un anónimo conversador le contesta: -No se aflija.
En la memoria de los tiempos venideros, también nosotros seremos
los “tauras” y los primeros. Aunque nacieron como poemas, las once
composiciones que conforman el libro ya han sido musicadas y
pueden oírse en la voz de la cantante Gabriela Elena.
Lo  tienes  en:
Biblioteca  Central
de   Cáceres
“El himno de su desconsuelo
no tiene más partitura
que alzar el vuelo,
que la zozobra del destierro,
no tiene más melodía y dulzura
que la herejía de su bravura
que la osadía de su noche oscura”.
El poemario es un recital de música sobre el hogar,
la tierra y sus entrañas emocionales. 
La musicalidad del silencio y del viento dirigen la
batuta de este concierto en verso sobre la migración
de la propia piel, esa nota que desafina en el
corazón existencial de quienes se ven obligados a
emigrar, rasgando sus cuerdas vocales, respirando
sofocados una melodía de añoranza. 
Teniendo como referentes a las mujeres, perennes
inmigrantes de su cuerpo, asediado por los tambores
rotos de sus traidores y su coral mística-misógina.
Un canto a la huida de la cárcel patriarcal que
mantiene cautivos a tantos presos deseosos de
fugarse.
J. Agustín Franco
Facultad de  Empresa,
Finanzas y Turismo
“Bajé las ventanillas del automóvil.
Aquella noche, el aire llevaba consigo cierto aroma infausto que no supe interpretar. O no quise. Había
permanecido demasiado tiempo en barbecho, inactivo a la espera de encontrar el momento propicio para
retomar mi obra o, mejor dicho, para imponer mi criterio por primera vez. Durante el día no hice otra cosa
que alimentarme de la comida del Maestro. De primero Senderos de traición, repetí Senda; de segundo
Pequeño, con ración doble de Solo si me perdonas; y de postre atracón de Hellville Deluxe
empachándome de Bujías para el dolor como colofón del banquete. Colmado de Bunbury, me preparé para
una anhelada jornada que llevaba tiempo preparando.
Miré el reloj: 02:05. 
Dentro del coche, el modo aleatorio de mi listado de música electrónica había estado escupiendo
canciones durante más de una hora, pero yo seguía esperando la señal para ponerme en marcha. Cuando
irrumpió la angosta voz de Ronan Harris, vocalista d VNV Nation, supe que había llegado la hora de actuar.
Canté el inicio de Control:
 
Until I should
die, until I should break, not a god, not a devil my soul shall take If I
should lie to betray myself, then
I would damn myself, and my soul forsake. I
don’t want fifteen minutes want a whole lot more, don’t want to suffer the fools and the spoils of war.
I don’t want
fifteen minutes, or a reason why. I












































En la lectura de las obras que componen esta trilogía de novela negra, el lector , cual"sherlockholmes"
avezado , no va desmenuzando y relacionando pistas que le lleven a identificar al asesino, sino que el
autor nos presenta, desde el primer momento, a Augusto Ledesma , psicópata, sociópata y asesino en
serie.
Nos hace adentrarnos en su mente y avanzar con él a un ritmo vertiginoso, como si de un thriller
cinematográfico se tratara, todo ello acompañado de una banda sonora cuyas notas suenan en la mente
del lector y cuyas letras forman parte del texto. El fragmento elegido, representativo de toda la obra,
pertenece a la segunda novela Dies irae.
El motivo de elegir esta trilogía, además de por ser una excelente muestra de la novela negra española
actual, es por ser todo un glosario de cantantes y grupos musicales de hoy y de siempre que podemos
escuchar a través de sus páginas: Love of Lesbian, Rammstein, Placebo, Héroes del silencio, Carl Orf ...
"La música no es sólo una fuente de entretenimiento y conocimiento,
sino que puede convertirse en una herramienta terapéutica
complementaria, ante una serie de condiciones médicas en las cuales
hay claras limitaciones en la terapia actual.
En las últimas dos décadas hay mayor conocimiento de las redes
neurales involucradas en el procesamiento musical y de los cambios
hormonales electrofisiológicos e incluso estructurales, que la música
puede inducir en nuestro cerebro. Si bien aún existe poca evidencia
sobre la eficacia de la música como terapia complementaria en otros
trastornos como: demencia, Parkinson,





La música como una herramienta terapéutica en medicina /
Marcelo C. Miranda, Sergio O. Hazard y Pablo V. Miranda.
Revista Chilena de Neuro - Psiquiatría. Vol.  55, 2017.
Acertado estudio, en mi opinión, en el que de forma sintética se ponen de
manifiesto los efectos beneficiosos de la música en nuestro cerebro. Aunque al
comienzo de estas investigaciones en este campo existían dudas sobre los mismos,
actualmente parece claro que los beneficios de la música en nuestro cerebro son
ndudables. En este sentido, según los autores, parece que las enfermedades en lass
que se obtienen una mayor rentabilidad con la música son las neurodegenerativas
tumorales, entre otras.
“While the boundary between ‘art’ and ‘popular’ music is not clearly
defined in the Arab world, a sharper boundary between ‘popular’ and ‘religious’
gradually emerged, as the latter category could not follow the former’s path to
the new media-based music economy. The bifurcation between religious and
non-religious domains widened via the social process Gregory Bateson identified
as ‘schismogenesis’, the progressive polarization of a social-cultural system,
as each domain distanced itself from (and defined itself in contrast to) the
other. Formerly the religious/secular boundary had hardly existed, as the
ambiguous zone joining the two musical domains was broad” (p. 10). 
Próximamente
en la Biblioteca
En las últimas décadas, el aumento de los medios de comunicación ha
transformado profundamente las prácticas musicales mientras la música de
masas se convertía en una poderosa fuerza social. Si bien ambos procesos se
han desarrollado a nivel global, sus
implicaciones en el mundo árabe han recibido poca atención académica. La
publicación elegida constituye una excepción. Compuesta por dieciséis ensayos,
en todos ellos se analiza la importancia de la música televisada y de un género
tan controvertido como exitoso: el video musical. Empleado como herramienta
transmisora de ideologías y comportamientos sociales, su tratamiento del género
y la sexualidad, del Islam, y de la industria musical como poder político y
económico, constituyen sus principales ejes. Como puede colegirse, este
volumen colectivo trasciende el objeto de estudio, la realidad musical en el
mundo árabe actual, para convertirse en un recurso importante para el estudio

















































































Ríete de la noche, del día, de la luna,
ríete de este torpe muchacho que te quiere;
niégame el pan, el aire, la luz, la primavera,
pero tu risa nunca, porque me moriría.
Junto al mar, en otoño, tu risa debe alzar
su cascada de espuma, y en primavera quiero,
quiero tu risa como la flor que yo esperaba,
la flor azul, la rosa de mi patria sonora.
Amor mío si vieras, si vieras que de pronto,
mi sangre cae y mancha las piedras de la calle,
ríe porque tu risa será para mis manos
como una espada fresca en las horas oscuras.
Quítame el pan si quieres, quítame el aire,
pero no me quites tu risa porque me moriría,
no me quites la rosa, la lanza que desgranas,
el agua que de pronto estalla en tu alegría.
La música y la poesía han estado siempre íntimamente relacionadas. La poesía juega con
las palabras para crear música, para crear sentimientos, imágenes, deseos. Los primeros
poemas, historias, narraciones fueron creados para ser “cantados”. El ritmo, la rima, la
entonación eran la música interior de aquellos poemas. Es la “poesía cantada”, la conocida
como “canción de autor” en nuestra época, poemas cantados que se convirtieron en
himnos de alegría, de celebración, de sentimientos compartidos; “la poesía llega a su
completa expresión cuando se convierte en canto” (Leopold Sèdar Senghor) y así
recordemos a Bob Dylan “Blowin in the Wind”, Leonard Cohen “First We Take Manhattan”,
Paco Ibáñez “A Galopar” de Rafael Alberti, Juan Manuel Serrat “He andado muchos
caminos” de Antonio Machado, Nacha Guevara “Te Quiero” de Mario Benedetti, Olga
Manzano y Manuel Picón “Tu Risa” de Pablo Neruda y tantos otros que forman parte de



























































“Cada gronxada et daré una abraçada,
cada abraçada un beset amorós; 
mes rosses trenes serán tes cadenes,
niu i arcoveta les ales del cor.
Que n’és de bella ta galta en poncella!
Que en són de dolços tos llavis en flor!
són una rosa que els meus han desclosa
sols per xuclar-ne la mel de l’amor.
Feu-li, aurenetes, cançons d’amoretes;
Fes-li música, gentil rossinyol; 
si t’és poc fina ma falda de nina,
baixen los Àngels del Cel un bressol”. 
(Lo noi de la mare, Canço de bressol)
Al tratarse de una antología, combina canciones con otros poemas,
con la candidez del momento histórico, de la Navidad, y de la
tradición popular y cristiana. Aparece la música de la naturaleza, con
el canto del ruiseñor, dentro de la misma canción. Ha pasado más de
un siglo, pues Verdaguer muere en 1902 y el lenguaje ha evolucionado,
aunque sigue resultando emotivo, recordando también el Virolai, del
mismo autor, y El cant dels Ocells de Pau Casals. Otra coincidencia
emotiva es que Verdaguer murió en Vallvidrera, donde veraneaba mi




































“La música no es solamente sonido estructurado. En la lengua de los Igbo
de Nigeria, la palabra música también significa baile, y en Lesotho tampoco
se distingue entre danza y canción. 
En algunas partes del África subsahariana, la música que carece de ritmo
constante y que, por tanto, no puede bailarse, no se considera música en
absoluto, sino una forma de lamento […] La música puede ser un medio de
comunicación, en ocasiones de una precisión exquisita. 
Son legendarios los “tambores parlantes” de algunas culturas africanas,
que pueden usarse para transmitir informaciones bastante específicas en
códigos tan intrincados como el Morse que, al parecer, guardan relación
con la estructura tonal de las lenguas tonales africanas”.
 
 
Esta obra, traducción del original que recomiendo (“The Music Instinct”),
es de uno de los mejores divulgadores científicos a nivel mundial, Philip
Ball, cuyos libros se han traducido al castellano y otras lenguas casi
inmediatamente tras su publicación. Ball, graduado en química (Oxford),
doctor en física (Bristol) y columnista de numerosos magazines (fue editor
de Nature y sigue contribuyendo a las revistas del grupo), es también un
músico aficionado. 
En este volumen, nos lleva con su maestría científica, pero siempre con
lenguaje accesible al público general, desde los orígenes evolutivos de la
música y la danza, a la historia del lenguaje musical, los aspectos
cognitivos de la música, y a explorar la ciencia del sonido y la acústica, y
sus aplicaciones. Esta vez mi recomendación es poco imparcial (Phil y yo
somos viejos amigos), pero no resta un ápice para catalogarle como el















































































"Cómo un ciclón, la profesora de piano de Erika Koohut entra atropelladamente en la casa
que comparte con su madre. La madre suele llamar a Erika su pequeño torbellino, porque
los movimientos de la niña son a veces de un rapidez extremada" son las primeras palabras
del libro. Así empieza la novela, una prosa demoledora, genial que se mantiene durante la
primera parte. Los diálogos "adosados" a la narración y las descripciones escuetas y
demoledoras la hacen muy brillante. Luego se va diluyendo, se hace lenta y pesada,
dándole vueltas al mismo asunto.
Erika es una pianista frustrada que ejerce de profesora de piano y siempre ha vivido bajo la
sombra de una madre posesiva y absorbente. Vencida por un fracaso que no es sino
trasunto de una derrota mayor, la de escapar de un dominio indeseado, y presa en la
telaraña de sus inhibiciones y de una perpetua vigilancia, Erika ha aprendido a ser austera y
severa. Esta situación toma un curso muy diferente cuando conoce a un alumno que se
enamora de ella. Entonces, a través de su frágil psicología, de su tortuosa inexperiencia en
las relaciones humanas, comienzan a abrirse paso las fantasías acunadas y nunca dichas, en














































































Lo tienes en: 
Biblioteca Central
de Cáceres 'La pianista' es una densa e inteligente, pero amarga, profundización en la vida de una
mujer cuya forzada soledad y sordo sufrimiento es paradigma de muchas vidas de
mujer.
La historia de Erika es un viaje sin escaleras al lado más denso y descarnado de la
soledad. Bajo el dominio absoluto de su madre, la personalidad de esta profesora de
piano se ha ido diluyendo, hasta quedar convertida en una sombra. Ahora, al borde de
los cuarenta, se encuentra desprovista de emociones, atrapada en un cerco de
indiferencia e incapacidad para sentir que trata de romper entregándose a
extravagantes y escandalosos desahogos sexuales. En las páginas de esta novela,
ganadora del Premio Nobel de Literatura en el 2005, se nos revela un personaje con
un interior oscuro, en un juego de voces interiores y exteriores que se convierte en
un reto para los lectores. Esta historia fue llevada al cine por Michael Haneke en el
2001, con el título de "La profesora de piano". La película, cargada de silencios y
acciones simbólicas, logra materializar el personaje casi inasible de las páginas del
libro, y nos muestra una mujer gobernada por la desesperación. 
"La aparición de la notación musical hispana, y la propia notación, suponen hoy uno de los
puntos de discusión más apasionantes. ¿Es la más antigua de Occidente? ¿Cuáles fueron las
circunstancias en las que nació? ¿Su motivación fue la misma que la que impulsó a los primeros
anotadores del repertorio romano-franco? Lo cierto es que a partir del siglo X tenemos ya
suficientes testimonios como para considerar la notación hispánica como una de la más rica en
cuanto a número de grafías y esbeltez de los signos escritos en el pergamino. Inevitablemente
el canto y la liturgia hispánica fueron sustituidos a finales del siglo XI por la liturgia romana y el
canto gregoriano. El lento y a veces traumático cambio dejó paso a nuevas escuelas que
debieron adaptarse a los usos propios de la liturgia romano-franca. Florecieron algunos centros
como irradiadores de las nuevas directrices: con su "scriptoria" al frente proveyeron de códices
no solamente a los propios coros monásticos, sino también a los de otras iglesias que tenían
que familiarizarse con la nueva liturgia. Mientras tanto el antiguo rito hispano siguió un oscuro
camino, casi olvidado en las parroquias toledanas en las que le fue permitido continuar hasta





Lo tienes en: Biblioteca Central de
Cáceres
En este documento se analiza con precisión en el
tiempo y lugar, los inicios de la música en España e
Hispanoamérica. Si bien parece que existían dudas
en algunos estudios previos en cuanto al inicio de la
música en estos países, los detalles y pormenores de
este trabajo analizan y queda meridianamente claro,
donde y cuando comenzó la música como tal.
Lo tienes en: Biblioteca Central de
Cáceres
En las dehesas calientan las encinas al sol sus copas venerables, mientras entre sus troncos triscan y balan los
recentales recién nacidos y alarean los pastores entre la música de las esquilas. De vez en cuando suena una
flauta, y es el zagal que duerme la tarde con una dulzaina triste y melodiosa… Desliza en tanto el río entre los
chopos su cinta clara y bruñida, y al llegar el agua a la presa de algún molino, se detiene y se amansa,
murmura luego, empuja los pretiles después y al fin salta espumosa con un ruido fresco de tempestad.
Camino de los huertos iba y venía la multitud, en busca de los membrillos para la fiesta. Todo el camino era un
cántico que apenas se percibía con el ruido de tantas músicas confundidas. Sones de tamboril y de flauta, y el
ronco rumor de las vihuelas de cada grupo. Luego, al desembarcar con las frutas en el ejido, un mismo cantar
vibraba en los corros que le llenaban:
¡Fiesta de los bembrillos,
hoy hace un año
que los amores míos 
escomenzaron!
Escomenzaron, niña, escomenzaron
 ¡Fiesta de los bembrillos, 
hoy hace un año!
Toda la multitud, ya en las eras, comenzaron a deshacerse en grupos, buscando mozos y mozas sus parejas.
- ¡Jala la bembrillá!
- Bembrillá por delante, bembrillá por detrás. ¡Jala la bembrillá!
Juan Carlos Monterde
García
Ex-profesor de la UEx
Este pasaje corresponde a la novela costumbrista de Don Antonio
Reyes Huertas: Los humildes senderos (1920). Aquí se refleja una
estampa bucólica ambientada en la Extremadura rural de principios del
siglo XX. El escritor regionalista de Campanario nos recrea, dentro de
una aureola modernista, una fiesta pastoril acaecida en el conocido
‘’veranillo del membrillo o de San Miguel’’. Los romances adolescentes
y el empleo del habla regional se armonizan en un entorno natural de
profundo sosiego y cercano al misticismo.
Próximamente en la
Biblioteca
"Los palacios del centro de Java poseen un repertorio de danza
femeninas y masculinas, cuyos caracteres son como en la antigua
tradición de Balí, respectivamente gracioso y marcial. Sin embargo,
tanto en la gestualidad como en la música, el estilo javanés es más
lento, que todos los demás. El repertorio ritual de los ballets
sagrados interpretados en origen por princesas, cuatro para los
"Srimpt" y nueve para los "Bedaya", se ha enriquecido
constantemente con nuevas composiciones, profanas, tocadas por
"gamelán" más completos. Sin embargo, en otro tiempo, estas
danzas eran tocadas sólo por conjuntos reducidos, concepto éste
que permanece verdaderamente intacto sólo en el muy sagrado
"Bedaya Ketawang" de Solo. Sostenían la danza con una colostomía
ligera (gongs "kempul" suspendido y "ketuk" apoyado, así como los
"kemanak", un par de audiófonos de bronce en forma de plátano
que, afinados de forma diferente hacían los "sapos"). La melodía,
independiente, pertenece a los coros. El canto del "Bedaya
Ketawang" de Solo alterna de forma extraña "pelog" y "slendro", sin
unión evidente con las partes melódicas de los instrumentos suaves
de la orquesta añadidos al conjunto original. En el centro de Java, el
canto es una parte muy importante del ámbito musical ("karawitan),
interviene en la mayoría de las formas instrumentales y obedece al
modo "patbet", especificado para cada canto, así como la escala".
La mayoría de las islas habitadas
de Indonesia han estado
comunicadas gracias al comercio
internacional y además, agrupadas
en una misma dominación política,
aunque no por ello forman una
unidad cultural. Estas músicas
"nacionales" son casi tan jóvenes
como la proclamación de la misma
Indonesia. El "gamelán", es un tipo
de orquesta en la que predominan
los distintos tipos de percusiones
metálicas. Sin embargo, aunque
Bali, Java y Sunda se encuentran
emparentadas culturalmente
debido a la dominación indo-
javanesa pero diferentes a su vez
por distinta cultura y entre esas
manifestaciones la de la música
con diferentes instrumentos y
artilugios que diversifican y hacen








¿Por qué siento  
este torbellino de emociones?
¿Qué las ha despertado?
¿El recorrido en el coche de punto?
¿Su indiferencia al besarle la mano?
¿La fiesta de mis tías?
¿Mi estúpido discurso?
¿El vino, el baile, la música?...
En este genial monólogo el protagonista del mismo se pregunta en un
profundo, sentido y largo pensamiento el porqué de las emociones que
siente y las vincula a varias causas provocadoras., una de las cuales
podría ser la música.
¿A quién no le despierta emociones muchas veces la música? Ese
primer encuentro, ese último adiós, aquélla cita de amor, un baile de
juventud, una antigua amistad…
La música ocupa espacios y lugares, es evocada como recuerdo y
usada como relajación, transmite mensajes. La música juega un papel






Capítulo 2. La música es un Don Divino. 
"La música está en todas partes. Y todo es sonido. Sólo hay que escuchar
atentamente. Naturalmente, nosotros no oímos tan bien como una lechuza
o una ballena. Las ballenas se comunican a cientos de kilómetros de
distancia con sus cánticos y una lechuza es capaz de oír deslizarse a un
ratón bajo la nieve. Pero en realidad nosotros también oímos muy bien.
Desde nuestro nacimiento, oír es lo primero que podemos hacer. A partir
del cuarto mes de gestación, el bebé puede percibir el latido del corazón
de su madre y también el fluir de la sangre en sus venas: así pues, percibe
un ritmo y un sonido regular, tranquilizador. Más tarde, oye lo que viene de
fuera, por ejemplo cantar a su padre, tocar música a los hermanos, la radio,
un reproductor de CD. Cuando nace, todavía no es capaz de oír bien, pero
sabe muy bien qué es música: un ritmo, melodías y una sensación
tranquilizadora.
De alguna forma, todo el mundo sabe qué es música: un juego con tonos,
sonidos, ritmos. Pero lo que no sabemos exactamente es cómo la música
llegó al mundo. Se han encontrado flautas, flautillas hechas con hueso de
pata de reno, güiros de hueso, cuernos de animales, moluscos o
bramaderas. Pero no sabemos cómo sucedió el que los primeros hombres
construyeran esos instrumentos, pese a que los arqueólogos se hayan
esforzado por descubrirlo".
Importante relato sobre cómo la música está en nuestras vidas, ya desde el nacimiento e incluso antes
cuando según el autor, el feto reconoce los latidos de la madre y después ya en la vida extrauterina es
capaz de distinguir a pesar de no oír completamente bien, entre las diferentes melodías, o ritmos
aportándole y esto es lo realmente novedoso, una sensación de bienestar o tranquilizadora como indica
el autor en el texto referido. Destacan finalmente en este párrafo seleccionado, cómo comenzó a
iniciarse la música con instrumentos más o menos rústicos como flautas, que aportaron a la música los
fundamentos o bases para que a partir de ellos fueran poco a poco y mediante la creación de otros
aparatos llegar a ser lo que es hoy, es decir organizada con sofisticados aparatos e instrumentos que











































prácticos y aplicaciones a niños
hospitalizados" / Noelia Oneca Carreras.
[Trabajo Fin de Grado]. Pamplona:
Universidad de Navarra, 2014-2015.
1. Etapa primitiva. Danzas, funerales, ritos bodas y nacimientos.
2. Egipcios. Fines curativos.
3. Cristianismo. Cura de diferentes patologías.
4. Renacimiento. La música es como la medicina.
5. Barroco. La música despierta afecciones o afectos.
6. Primera mitad del siglo XIX. Aparición del término musicoterapia. Primera tesis musica
la que se refleja el uso de la música como tratamiento terapéutico.
7. EEUU (1ª guerra mundial).Eliminar tensiones de los pacientes antes de entrar
quirófano.
8. 1950. Creación de la Asociación Americana de Musicoterapia. A partir de enton
continente clave.
9. 1967. Consolidación de la musicoterapia en Argentina. Se crea la Asociación Argen
de Musicoterapia.










































a La autora sintetiza las diferentes
características de la musicoterapia a través
de la historia, destacando los aspectos
relevantes y uso de la música de cada época
en relación con la especialidad de la































































































“Ese mismo motivo fue un año más tarde la base del cuarto movimiento de su
último cuarteto opus 135. Beethoven ya no pensaba entonces en el monedero de
Dembscher. La frase “es muss sein!” (“tiene que ser”) le sonaba cada vez más
majestuosa, como si la pronunciara el propio Destino. En el idioma de Kant, hasta el
“buenos días”, con la entonación precisa, puede adquirir el aspecto de una tesis
metafísica […]
De ese modo, Beethoven trasformó una inspiración cómica en un cuarteto serio, un chiste
en una verdad metafísica. Ésta es una interesante historia de transformación de lo leve en
pesado (o sea, según Parménides, de transformación de lo positivo en negativo).
Sorprendentemente, semejante trasformación no nos sorprende. Por el contrario, nos
indignaría que Beethoven hubiese transformado la seriedad de su cuarteto en el chiste
ligero del canon a cuatro voces sobre el monedero de Dembscher”.
Milan Kundera, además de escribir de manera genial en dos lenguas (checo
y francés) y de ser, a sus 90 años, un claro candidato al Nobel de
Literatura, estudió musicología y composición. Este conocimiento profundo
de los entresijos de la música y de la estética musical se trasluce en
ocasiones en su obra, como se muestra en el párrafo aquí seleccionado.
El estilo de Kundera siempre es elevado, profundo. Sus obras nos aportan
inteligencia, agudeza, alta cultura. Y también notas de humor sagaz al
estilo checo.
Esta novela tiene un claro regusto a existencialismo. La idea de fondo es
contraponer la levedad frente a lo profundo o lo serio. Así vamos siguiendo
la historia de dos hombres y dos mujeres, sus historias de amor y sus
relaciones sexuales, sus dudas existenciales, con el trasfondo del régimen
comunista de Checoslovaquia y la primavera de Praga.





Lirola, Paloma (2017) El poder de la música. La Revista de Babbel.
"Aprender música dota al oído humano de mayor sensibilidad a los
diferentes sonidos, aumentando su capacidad para captar matices. El oído
del músico está educado para escuchar un rango de frecuencias mayor
que el usado en el habla y de ahí que esté familiarizado con una variedad
de sonoridades mucho más amplia. A mayor riqueza melódica de la
música que se estudia, mayor será el estímulo que recibe el cerebro y
mejor la aptitud para discernir distintos tonos y frecuencias. Es decir, que a
esto ayudará más la música clásica que el reggaeton".
En este trabajo se analizan no solamente el efecto
beneficioso que la música tiene para nuestro oído, sino que
en el caso de los músicos su oído está más sensibilizado
para escuchar un mayor número de sonoridades que en las
personas que no han estado acostumbradas a la audición
musical. Distingue este estudio además, los beneficios de
los distintos tipos de música siendo la clásica más






" R e c o r d e m o s  q u e  e l  g i t a n i s m o  e s c é n i c o  c o m i e n z a  e n  l o s
s a i n e t i s t a s  d e l  s i g l o  X V I I I  d e s o b e d i e n t e s ,  j u n t o  c o n  s u s  p ú b l i c o s ,
c o n  r e s p e c t o  d e l  a f r a n c e s a m i e n t o  ( e p i d é r m i c o )  d e l  p e d a g ó g i c o
D e s p o t i s m o  I l u s t r a d o ,  e s  d e c i r :  c o n t r a  e l  g u s t o  d e  l a  c a s t a
d o m i n a n t e ,  p o r  e n t o n c e s  a ú n  h e r e d e r a  d e l  A n t i g u o  R é g i m e n ;
r e c o r d e m o s  q u e  e l  c a n t e  p r o p i a m e n t e  d i c h o  c o m i e n z a  s u  f l o r a c i ó n
p ú b l i c a  e n  l a  é p o c a  d e  l a s  C o r t e s  d e  C á d i z ;  q u e  d u r a n t e  l a s
d é c a d a s  d e l  X I X  e n  q u e  l a  l i b e r t a d  d e j a  d e  s e r  u n  s u e ñ o  p a r a  s e r
u n  p r o y e c t o ,  e l  f l a m e n c o  s e  d e s l i g a  e n  u n  e s p l é n d i d o  a b a n i c o  d e
f o r m a s ;  q u e  d u r a n t e  l a  d e s i l u s i ó n  n a c i o n a l  d e  f i n a l e s  d e l  s i g l o
X I X  y  p r i n c i p i o s  d e l  X X ,  e l  f l a m e n c o  ( e x c e p t o  e l  e s c o n d i d o ,  e l
o c u l t o ,  e l  r e s i s t e n t e )  i n i c i a  u n  p e n o s o  r e c o r r i d o  d e  p e r v e r s i ó n ;
q u e  m á s  t a r d e ,  d u r a n t e  e l  t i e m p o  m á s  o s c u r o  d e  l a  l a r g a
p o s g u e r r a ,  s u  i d e n t i d a d  s e  o c u l t a r á  d e  u n  m o d o  c a s i  i n v e r o s í m i l ,
n o  d e j a n d o  a  l a   v i s t a  d e  l o s  p ú b l i c o s  o t r a  c o s a  q u e  s u  c a r i c a t u r a ,
c a s i  s u  p r o p i a  b u r l a " .
Valioso documento el que aporta este párrafo del libro
referido en relación con el cante flamenco gitano cuyos
inicios fueron según los autores en el siglo XVIII,
localizando además, su divulgación y floración en la época
de las Cortes de Cádiz. Es preciso saber que el auge del
flamenco siempre ha coincidido con aquellas épocas de la
historia de España de recuperación de algún periodo
dictatorial, tal como ocurrió después de la última dictadura


























































“Hablaban en voz baja, como de costumbre, pero con una gran claridad. Así le pareció al
teniente, porque, de forma sorprendente, sus tranquilas palabras se sobreponían a la
música estrepitosa proveniente de una caja. (…). Todos los temores que habían agitado al
teniente durante aquella noche desaparecían ahora ante la voz del amigo, que Carl
Joseph no había oído desde hacía semanas y que tanto había echado de menos. Sí, la
había echado mucho de menos, ahora se daba cuenta de ello. Cesó la música. Se oía el
viento nocturno que aullaba de vez en cuando y se sentía en la cara el remolino de nieve
que levantaba”.
La música aparece ya en el título, aunque en este párrafo se
refiere a una melodía, que se omite, presente como fondo
ambiental, acompañaba por el sonido de la naturaleza. La
novela se ha traducido de nuevo y ha sido reeditada este año
2020. Roth refleja grandes temas de la literatura
centroeuropea, con la nostalgia del Imperio Austrohúngaro y el
temor a los totalitarismos nazi y soviético. Sus reflexiones
ayudan a entender los hechos históricos con una perspectiva









































“Introduzco la llave como un ladrón”
“La puerta se abre lentamente. Nadie a la vista. La música
del equipo está sonando a rienda suelta. Reconozco la voz
de Vasco Rossi, que repite: “Quiero una vida temeraria,
quiero una vida como la de las películas”, y me parece una
broma de mal gusto. Cierro la puerta. Mamá no me ha oído,




































Nove la  de  amb ien te  ado lescen te  en  l a  que  se  p l an tean
cues t iones  v i t a l e s ,  con  l a  búsqueda  de  una  re spues ta
que  es  d i f í c i l  encon t r a r  en  e l  mundo  de  lo s  adu l tos  que
rodea  a  l o s  p ro tagon i s t a s .  La  mús i ca  acompaña  l a  t r ama ,
de te rm inando  t an to  e l  e s t i l o  como l a  l e t r a .  E l  au to r ,
doc to r  en  Le t r a s  C l á s i cas ,  p ro feso r  de  i n s t i t u to  s i c i l i ano
ins t a l ado  en  Mi l án ,  ha  l l e vado  t amb ién  l a  pe l í cu l a  a l
c i ne .  E l  p l an teamien to  re su l t a  suges t i vo  y  pe rm i te
pensa r ,  pa r t i c ipando  de  l a s  i nqu ie tudes  de  lo s







“Dalla prima página: “Quando arrivammo in
piazza la banda stava già suonando. La piazza era
addobbata di fiori e festoni di carta di tutti i colori:
formavano una specie di soffito, una ghirlanda di
fiori. (…) L’elastico della sotana, che mi aveva fatto
dannare per infilarlo con una forcina che non
voleva passare e fermato con un bottoncino e
un’asola di filo, adesso mi stringeva troppo. (…) E
la banda era tutta sudata e in maniche di
camicia”.
Este párrafo me ha atraído por tres motivos. Uno, al aparecer un
libro dentro de otro libro, recurso repetido en la literatura
contemporánea y que supone un homenaje al original, en este
caso, a Mercè Rodoreda con La Plaça del Diamant. El segundo
porque es un lugar al que quiero acercarme, a pesar de que en mi
adolescencia acompañaba a mi madre a la compra al cercano
mercado de la Plaça de la Llibertat. Por último, por la cobla, la
banda musical interpretando sardanas, que me lleva a otra plaza,
la de Santa María, en los calurosos veranos de Vallvidrera, en la







































Dirigiéndome una sombría mirada, cogió uno de los libros-era
Armida- Y se dirigió solemnemente hacia el piano. Lo abrí
rápidamente y coloqué el atril; parecía que le gustaba. Abrió el
libro y… ¿quién podría describir mi admiración? Vi las hojas
pautadas pero no tenían ni una sola nota. Dijo:
-¡Ahora tocaré la obertura!¡Vaya pasando las hojas al tiempo!
Yo se lo prometí, y entonces se puso a tocar magnífica y
magistralmente con agradables acordes el tempo di marcia
con el que empieza la obertura, casi completamente fiel al
original; pero el allegro era solo parecido a la idea principal de
Gluck. Introdujo tantos movimientos nuevos y geniales que mi
admiración fue en aumento”.
 Ernest Theodor Wilhelm Hoffmann, nacido en Königsberg,  actualmente Rusia, en 1776 fue escritor, músico y pintor,
perteneciente al  movimiento romántico alemán. Aunque cultivó varias artes, jamás abandonó su
  amor por la música, lo que le llevó a cambiar uno de sus nombres, Wilhelm,  por Amadeus, en honor a Amadeus Mozart; así
pues, firmaba como ETA Hoffman.
  Sus cuentos inspiraron a muchos escritores  posteriores. Su visión muy personal de lo sobrenatural y del misterio recorre 
 sus historias, lo que crea una atmósfera que sugestionó a otros creadores, no  solo de las letras, si no también músicos:
Tchaikovsky, que convirtió en  música el relato El Cascanueces y el rey de los ratones o Offenbach  que, por su parte,
compuso los Cuentos de Hoffmann basándose en su  obra o Wagner, que a su vez, se inspiró en La contienda de los cantores
para componer el acto II de Tannhäuser.
  E.T.A. Hoffman tocaba el violín y el piano, y,  además, compuso óperas y sinfonías, entre otras obras. Su pasión por la 
 música es el conductor de los cuentos recogidos en el volumen que estoy  recomendando. Dicho volumen alberga títulos
como: El caballero Gluck, Don  Juan, El enemigo de la música, La Fermata, El Sanctus, El consejero Krespel,  El barón de B y
La contienda de los Cantores.
  Siempre es un buen momento para leer a Hoffmann,  pero si eres músico o te gusta la música sin duda disfrutaras con estos
relatos, donde los personajes viven la música con pasión, porque como Hoffman  decía:” La música abre al hombre un imperio


















































Ha roto la armonía
de la noche profunda
el calderón helado y soñoliento
de la media luna.
Las acequias protestan sordamente
arropadas con juncias,
y las ranas, muecines de la sombra,
se han quedado mudas.
En la vieja taberna del poblado
cesó la triste música,
y ha puesto la sordina a su aristón
la estrella más antigua.
El viento se ha sentado en los torcales
de la montaña oscura,
y un chopo solitario, el Pitágoras
de la casta llanura,
quiere dar con su mano centenaria
un cachete a la luna














































Federico García Lorca tuvo una sólida cultura musical y hasta su juventud se
mostró convencido de que sería concertista. Las notas musicales acabarían
formando parte de alguno de sus poemas: el calderón en este poema es un
signo que indica un punto de reposo, alargando la duración de las figuras
musicales a las que afecta. Tiene la forma de un semicírculo con un punto en
su centro y seguramente para el poeta sería una media luna que cobija una
estrella en su centro. La luna tiene sobre la naturaleza el mismo efecto que el
calderón sobre la música: la suspensión mágica del tiempo.




"-Si la gente tiene que insistir en comparar, no quiero que escuchen
música gitana...Nada de zarzuela. ¿Cuál es aquella? La canción que
tocaban la primera vez que bailábamos en... 
- Beethoven -dijo la reina- Minuet en sol...
-Exacto-dijo él- algo así. Música suave para bailar de puntillas, no
para tacones pesados. No quiero repiqueteo ni tambores de ningún
tipo el viernes por la noche. Para entonces la noticia ya habrá
llegado a todos los rincones de España".
Maribel Rubio Garlito
Biblioteca. Facultad CC del
Deporte
T o m o  e s t e  p á r r a f o ,  s ó l o  c o m o  e x c u s a ,  p a r a  c o m e n t a r
q u e  m i e n t r a s  l o  l e í a ,  e n  e s t o s  d í a s  d e  e n c i e r r o  e n  c a s a
p o r  C O V I D - 1 9 ,  d e c i d í  e s c u c h a r  e l  " M i n u e t  e n  s o l "  d e
B e e t h o v e n  p a r a  v i o l o n c h e l o .  S e n t í  c a l m a  y  r e l a j a c i ó n ,
i m p o r t a n t e  e n  e s t o s  m om e n t o s .  Y  o p i n o ,  i g u a l  q u e  e l
p r o t a g o n i s t a  d e  e s t e  l i b r o  ( p á g i n a  4 1 1 ) : "  Y o
n e c e s i t a b a  h a c e r  a l g o ,  mu c h o  m á s  q u e  t o c a r  u n  c h e l o
p r e c a r i o  c o n  m a n o s  e n g u a n t a d a s "
Próximamente en la
Biblioteca
…la bolsa ya casi no se movía, y estaba tan adherida a la piel que sus rasgos faciales se
perfilaban con nitidez. La escasez de oxígeno se hacía patente en los sonidos, cada vez
más intermitentes, más agudos, que salían de su garganta. 
— ¡Que empiece el viaje ya! Adiós, madre.
Tras algunos espasmos, enmudeció definitivamente.
Permaneció inmóvil, absorto en el proceso de retención de esa imagen. Cuando volvió en
sí, buscó su iPhone. Había previsto la canción idónea para ese momento; solo podía ser
de Bunbury: ... Y al final. Le dio al play y, tras los primeros acordes de guitarra, empezó a
canturrear: 
Permite que te invite a la despedida,
no importa que no merezca más tu atención,
así se hacen las cosas en mi familia,
así me enseñaron a que las hiciera yo… 
Su lectura engancha desde el inicio por su escritura minuciosa, por su trama bien urdida y ambientada
en escenarios reales que nos va envolviendo lentamente al tiempo que nos permite conocer la
historia desde el punto de vista del asesino y del policía que lleva a cabo la investigación. 
Me ha sorprendido cómo el autor ha sido capaz de retratar el mal entre letras de canciones y poemas
creando un ambiente de música actual y de grandes obras de la literatura que se convierten en
elementos esenciales en la trama del libro. Memento mori, forma parte de la trilogía que lleva por
título - Versos, canciones y trocitos de carne – de César Pérez Gellida
El cadáver de una joven ecuatoriana de veinticinco años es encontrado con los párpados mutilados. El
inspector Ramiro Sancho se debe hacer cargo del caso y este se convierte en una lucha mental entre
un asesino sociópata y narcisista y un inspector de policía que tiene muy pocas ganas de jugar.
Ambientada en Valladolid, la novela está estructurada en distintas partes cuyos títulos son frases
extraídas de canciones de Enrique Bunbury. La música, tan importante para el asesino, se convierte en
la banda sonora del libro y los poemas que deja en las escenas del crimen van construyendo su obra
poética. 
Profundo thriller de acción con banda sonora que te atrapará de principio a fin y que confirma la gran





















































































« En las primeras incisiones en las cavernas, en las más antiguas pinturas en vasijas aparecen mujeres
tocando instrumentos y danzando. La Venus de Laussel (de hace 24.000 años) es una de las figuras más
conocidas del Paleolítico… » « mientras la otra (mano) mantiene en alto un cuerno… » «que podría ser un
primitivo instrumento musical » 
 
« Se han escrito muchas historias de la música en las que parece que las mujeres no existían, salvo las que se
dedicaban a cantar, tocar, danzar o interpretar música escrita por hombres »
 
 «Nuestra sociedad ha intentado durante siglos limitar los papeles que las mujeres podían desempeñar en el
campo musical »  
“En Melopeo y Maestro (1613), último capítulo, libro séptimo, Pedro Cerone establece « a quién se debe
permitir el ejercicio de la música… » .
 
« A las mujeres no se les debe permitir que aprendan canto si no es que hayan de ser monjas »
Como en otros campos de las artes, las mujeres también han estado silenciadas a lo
largo de los siglos. Doblemente silenciadas. Por una parte, impidiendo que
accedieran a la carrera musical y por otra, enmudeciendo para la historia a las que
osaban dedicarse a este arte y destacaban en él. Este libro viene a poner remedio a
la segunda injusticia, mostrándonos a lo largo de la historia la presencia de las
músicas en ella. Muy amena la primera parte en la que además de música se aprende
también de historia. La segunda consta, por orden cronológico, de sus biografías.
 
Aún hoy la presencia de las mujeres en la carrera musical a escala profesional es
menor que la de los hombres, lo veo, lo oigo a diario. Compositoras, directoras,
intérpretes,…siempre están en minoría.
La Orquesta Filarmónica de Viena, si esa que nos ameniza el primer día del año con
su famoso concierto, hasta 1997 no aceptó mujeres intérpretes, y a día de hoy sólo
son el 10%, aunque en la Universidad de Música y Arte de Viena, hay un 56% de
mujeres músicas frente a un 44% de hombres. Sólo la ha dirigido una directora en
alguna ocasión y ningún concierto de año nuevo ha sido dirigido por una mujer.
Aunque, qué se puede esperar de una orquesta acusada de racista al rechazar
emplear las audiciones totalmente ciegas para poder elegir, no sólo por la calidad de
los instrumentistas, sino también por su apariencia, para así poder mantener la

























































de  la  Biblioteca
La sala de música de la casa del gobernador en Puerto Mahón,
una estancia octogonal con altas columnas, amplia y elegante, se
inundó con los sonidos del primer movimiento del Cuarteto en do
mayor de Locatelli. Los músicos italianos, apretujados contra la
pared por filas de doradas sillas, pequeñas y redondas, tocaban
con apasionada convicción al aproximarse al penúltimo




































































Así comienza la primera novela de la saga náutica de la pareja
Aubrey-Maturin. Recrea, con bastante detalle, el mundo de la
armada inglesa a finales del siglo XVIII y comienzos del XIX. La
saga está compuesta por 21 novelas. Aubrey, marino profesional,
y Maturin naturalista y espía, forman una pareja peculiar, que a
los largo de este gran número de libros viven numerosas
aventuras, muchas de ellas en forma de combates navales.
Además, la música juega un papel muy importante en estas
obras, ya que tocan el violín y el violonchelo, fundamentalmente
en las sobremesas en alta mar. La saga de Aubrey-Maturin, junto
con otras como las de Hornblower o Bolitho, se ha convertido en
la referencia clásica en relación a las novelas náuticas
ambientadas en la época napoleónica. 

